
www.sharghdaily.com سه شنبه۱۱
۲۲  اسفند  ۱۴۰۲

سال بیست ویکم      شماره  ۴۷۹۴

فراتر  از  یک گالری کاغذی
پلتفرم هنری

«هوز این»، فضایی پویا 
برای هنرمندان

در صحنــه پرهیاهــوی هنــری ایران، 
فضایــی جدیــد و پویــا برای نمایــش آثار 
هنرمندان نوظهور و با اســتعداد پدید آمده 
اســت. گالری کاغذی «هوز ایــن» تنها یک 
گالری نیســت، بلکــه پلتفرمی اســت که 
هدف آن گردآوری هنرمندان با سابقه های 
مختلف و ارائه مجموعــه ای از آثار هنری 
برای علاقه مندان به هنر به صورت مستند و 
چاپ شده است. این ابتکار نوآورانه به عنوان 
پلی بین هنرمنــدان و مجموعه داران عمل 
می کنــد و ارتباط و تعامل هــر دو طرف با 
صحنه هنــری پر جنب و جــوش در ایران را 
تسهیل می بخشد. تیم پلتفرم «هوز این» به 
نمایش خلاقیت و بیان هنری گروه متنوعی 
از هنرمندان اختصــاص دارد. هدف آنها با 
انتشــار فصلنامه معرفی و برجســته کردن 
طیف وســیع هنر در ایران است. هر شماره 
مجموعه ای از آثار هنری هنرمندان تجسمی 
را که با رســانه ها و دیدگاه های مختلف کار 
می کنند، منتشــر می کند که انتخابی غنی و 
متنوع را به مخاطب ارائه می دهد. از نقاشی 
گرفته تا مجســمه، این مجله گنجینه ای از 
آثار بدیع است که منعکس کننده چشم  انداز 
در حال تحول هنر معاصر در ایران اســت. 
یکی از عملکردهای کلیدی «گالری کاغذی 
هوز  این» این اســت که علاقه مندان به هنر 
را کشف و همچنین تجربه خرید آثار هنری 
برای کلکسیونرها را آسان تر می کند. این تیم 
با دقت آثار هنری را برای هر شماره انتخاب 
می کند با اطمینان بــه این امر که خلاقیت 
هنرمنــدان در میان مخاطبان می درخشــد 
و پــرآوازه می شــود. در زمانی که شــرایط 
اجتماعی می تواند دســتیابی به خریداران 
بالقوه را برای هنرمندان چالش برانگیز کند، 
«هوز این» بستری را برای هنرمندان فراهم 
می کنــد تا آثار خود را بــه نمایش بگذارند 
و با مخاطبان بیشــتری ارتباط برقرار کنند. 
اما «هــوز این» فراتر از یــک گالری کاغذی 
اســت. فضای پاپ آپ این پلتفــرم میزبان 
نمایشــگاه های فصلی اســت کــه در آن 
آخرین آثار هنرمندان نوظهور و با استعداد 
کــه در مجله نمایش داده می شــوند را به 
قصد فــروش بــه نمایش می گــذارد. این 
نمایشــگاه های پاپ آپ به علاقه مندان هنر 
فرصتی بی   نظیــر برای تجربه خلاقیت های 
متنــوع و نوآورانــه هنرمنــدان برجســته 
و نوظهــور از گالری هــای مختلــف ارائه 
می دهد. پلتفرم «هــوز این» با فراهم کردن 
فضای فیزیکی برای نمایش آثار هنرمندان، 
بعد ملموســی به بــازار هنــر می افزاید و 
به مجموعه داران اجازه می دهد شــخصا 
با آثــار هنری درگیر شــوند و تصمیم گیری 
آگاهانه تــری برای خرید بگیرنــد. در دنیای 
هنرهای تجسمی، رسانه ها و نشریات هنری 
نقش تعیین کننده ای در شکل گیری شهرت 
و دیده شــدن هنرمندان دارند. آنها به عنوان 
پلتفرم هایی بــرای نمایش آثــار هنری، به 
اشــتراک گذاری پروفایل هنرمنــدان و ارائه 
بازخورد انتقادی در مورد صنعت هنر عمل 
می کنند. گالری کاغذی «هوز این» به عنوان 
یک پلتفرم نوآورانه برجســته اســت که از 
هنرمندان نوظهور با عملکرد به عنوان یک 
مجله وزین هنری به شکل فیزیکی و آرشیو 
پشــتیبانی می کند. بینندگان می توانند آثار 
هنری را در هر فضایی جست وجو و بررسی 
کنند و این امر کشــف استعدادهای جدید و 
گسترش مجموعه هنری خود را برای آنها 
آســان تر می کند. این نشــریه با همکاری با 
گالری ها و هنرمندان مســتقل به عنوان یک 
پل ارتباطی بین هنرمندان و علاقه مندان به 
هنر عمل می کنــد. این پلتفرم مجموعه ای 
اختیــار  را در  آثــار هنــری چاپ شــده  از 
مجموعه داران قرار می دهد تا آثار متنوعی 
را از منابع مختلف ببینند و جمع آوری کنند 
و اکوسیســتمی پر جنب و جوش ایجاد کنند 
که از اســتعدادهای نوظهــور در بازار هنر 
حمایت و ترویج می کنــد. در نتیجه، گالری 
کاغذی «هوز این» فقط یک نشــریه نیست، 
بلکــه فضایی پویا اســت کــه هنرمندان، 
مجموعه داران و علاقه مندان به هنر را گرد 
هم می آورد. این پلتفرم با به نمایش گذاشتن 
خلاقیت هنرمندان نوظهور و ایجاد بستری 
برای ارتباط آنها با خریداران، نقشی حیاتی 
در شــکل دادن به بــازار هنر در ایــران ایفا 
می کند. این تیم از طریــق رویکرد نوآورانه 
و تعهــد خود به حمایت از اســتعدادهای 
نوظهور، آماده اســت تــا تأثیر قابل توجهی 
بر صحنه هنر بگذارد و به رشــد و توسعه 

هنرهای تجسمی در ایران کمک کند.

یادداشتی  بر  نمایشگاه  فاطمه  ژاله
سرزمین تروماهای پلاستیکی

پلاستیســیته نظریه ای اســت کــه در اواخر قرن ۱۹ به توان بازگشــت 
فیزیکی جامدات پــس از تنش می پردازد؛ اما نکته جالب در چگونگی 
برخــورد با این مفهوم درباره بیولوژی انســانی و فرهنگ اســت که امروزه در 
بررسی های عصب شناسی و رفتار مغز، حوزه مورد توجهی است. در این حوزه 
توانایی مغز انســانی در بازگشت به شرایط نرمال و یادگیری در کهولت و پس 
از تنش های زیستی ارزیابی می شود. تروما در مفهوم غیرمادی و روانی در پس 
تنش هــای زیســتی و اجتماعــی رخ می دهد و پیونــد این رابطه بــا تروما و 
پلاستیســیته و همچنین تاریخ مندی، محورهای نمایــش اخیر فاطمه ژاله در 

گالری ژاله است.
در بررســی آثار اخیر ژاله، تغییر لحن و کارماده هنرمند حائز اهمیت است. 
چرخــش معنادار او از فضای فیگوراتیو و واقع نما به ســوی لحنِ تجریدی و 
مالامال از نشــانه های بینامتنی و همچنین اســتفاده از حجم در این نمایش، 
نشان دهنده ذکاوت و پویایی او در شرایط کنونی جامعه در حال تحول است.

در این نمایش با فضاســازی فشــرده و ســطوحی با فرم هــای معمارانه 
که نشــان از تاریخ هنر ملــی دارد، مواجه هســتیم؛ طاقی هایی خارج از پلان 
معمارانــه در موقعیتی رونــدی به همراه فیگورهای انســانی برســاخته از 
چاپ های ســنگی دوران مشــروطه به مثابه قطعاتی ناتمام و میان مانده خود 
را در شــرایطی متزلزل قرار می دهند که مردمــان این بلاتکلیفی را با حیرت و 

انتظار بدرقه می کنند.
ژاله ســعی در پدیداری نظام تصویری جدیــدی دارد که در عین پرداختن 
بــه جریاناتِ روز، تاریخ را محکوم به تکراری اجتناب ناپذیر می کند. او به خوبی 
توانســته از سطحیت هنر سیاسی رها شــده و مفاهیم را در شاکله ای ابدی با 

کیفیتی متناسب با فرم زیبایی شناسانه کنونی مطرح کند.
در جایی ژرژ باتای، فیلسوف فرانسوی معاصر، بوم های پاره لوچو فونتانا را 

بازگشت به بی فرمی و متعالی کردن ماده نامید.
زمانی که فونتانا در سال ۱۹۴۷ به میلان بازگشت و آتلیه خود را ویران دید، 
زخم ها و تروماهای درونی خود ناشــی از ایــن نارضایتی ها را در پس ضربات 
درنده در آثارش پدیدار کرد و با جســارت این مقایســه بدن با بوم نقاشــی را 
اشــاره ای رمزآلود به وقایع جنگ و جهان مدرنِ بی سامان به نمایش گذاشت. 
جمله معروف او «زخم را باید نشان داد، زخم را نمی نویسند»، حاکی از رابطه 

زخم و بدن بود که تنها زخم ها را در عرصه بوم ارائه داد.
او مفهومی را ســامان داد که در تاریخ هنر قرن بیستم به «مفهوم فضایی» 
معروف شد. این مفهوم، فضایی فارغ از هرگونه رهیافتِ تصویرِ شمایلی بود؛ 
گویی تلاش داشــت اصل مطلب را نشــانه برود. آن چنان که فوتوریســت ها 
آغازگر این حرکت بودند؛ اما او در راســتای انکار فضــای اکنون بود، نه اثبات 

صنعت و حرکت که دغدغه فوتوریست ها بود.
ایــن نمونه تاریخ هنری می تواند تحلیلی بر رفتــار ژاله درباره اکنونِ زمانه 
باشد. سویه نقاشانه او در پی ایجاد سؤالی تاریخ مند است که سرانجام چگونه 
این اقلیم به ســاحل آرامش نرســیده و چه توانی برای ترمیم زخم های خود 
دارد؟ رنگ هــای صورتی و عــاری از هرگونه تزیین و آرایه های ارزشــمند در 
حجم های ژاله با تغییرات شــاکله تفکر ســنت، قطعه ارزشمند کاخ خورنق 
را بــه ذهن متبادر می کند. این فقــدان تزیین و حضور مردمان و کارگران بر اثر 
بهزاد حاکی از آگاهی عمیق او درباره سرنوشــت سنمار، هنرمند مقتول شده و 
معمار کاخ خورنق است. بهزاد در ســرنمونی دیدن این سرنوشت، سطوحی 
خالی از شادی را ترسیم کرد؛ اما ژاله در فرم ها و حجم های خود عدم تزیین و 
رنگ های فانتزی را دلیلی بر اضمحلال عمق معنوی و زیبایی شناسی معماری 
سنتی در موقعیت اکنون می داند. ژاله در عجب است که چگونه این سرنمون 
را پایانی نیست؛ گویی با عریان کردن این دریافت بتوان سلسله تکرار سرنوشت 

را پایانی داد.
هنرمند در بیانیه اش ســعی در واکاوی توان انســان برای التیام زخم های 
روحی خــود دارد و این مقولــه با مطرح کردن ضمنی و ســمبولیک ظرفیت 
پلاستیســیته بیولوژی به پرســش گذاشــته شــده؛ گویا او در طنــزی آیرونی 
می پرســد چگونه انســان تاریخ سنمار را با نامی اســطوره ای که او را سیمرغ 
آفتــاب گویند، فراموش می کند و به جرم زیباســاختن اثر، او را از بلندای قصر 
به پایین افکنده و کشــته می شــود؛ همان گونه که نظامی می گوید: «گر ز گور 
خودش خبر بودی/ یک به دســت از ســه گز نیفزودی». هنرمند به درستی به 
تکرار این داســتان تاریخی در بازنمایی سرنوشت سنمار اشراف دارد، همچنان 
که در دوران ساســانی نقل  شده، ســپس در قرن ششم در هفت پیکر از طرف 
نظامی بازنگاشــت شد و در قرن هشــتم از طریق نگارگران به تصویر درآمد و 
در زمانــه کنونی نمایش نامه «مجلس قربانی کردن ســنمار» از بهرام بیضایی 

را شاهد بودیم.
حال ســؤال هنرمند در توان و الاستیســیته مغز و روح آدمی تأمل برانگیز 
اســت. در صورت بندی تحول زیبایی شناسانه هنرمند فارغ از ارزش گذاری های 
فرمالیســتی و الحان متداول نقاشیِ اکنون، چراکه این شیوه برخورد با تاریخ و 
نگاشــت عناصر معماری ایرانی در هنرمندان معاصر دیگر هم یافت می شود؛ 
اما باید به این نکته ارزشــمند اشــاره کرد که لحن هنری ژاله در پی ســؤالات 
زیســتن خود در زمانه حال دچار انسجام و پیوستگی است و در چارچوب یک 
اثر جای نمی گیرد و حاکی از مطالعه و بررســی عمیق تاریخ و رفتارشناســی 

جامعه و جبر اقلیمی شکل گرفته است.
انســجام در بیان، تغییرات شمایل شکنانه، توجه به مفهوم، ترجمه کل نگر 
پدیده اجتماعی و تســری آن به زیبایی و اســتفاده از حجم به عنوان رســانه 
دوم همگــی این تئــوری را مطرح می کند که آنچه بر این هنرمند گذشــته، او 
را در آســتانه دوران باروری از هنر خود قرار داده است. تجربه زیبایی شناسانه 

مخاطب انتظار و کنجکاوی برای دیدن روند آینده او را تداوم می بخشد.

 به نظرم باید همیشه قصه ها را از ابتدا شروع کرد؛ از کرمانشاه   .
شــروع کنید که چند ســال آنجا زندگی کردیــد و ماجرای بیرون 

آمدن تان از کرمانشاه را هم برایم بگویید.
مــن در کرمانشــاه به دنیا آمدم ســال ۱۳۵۸ البتــه روزهای 
کودکی ام قدری بُرش و پَرش دارد؛ چون وقتی هفت ســاله بودم، 
بابا شهید شد. ما به خاطر بمباران، تهران بودیم و به طور موقت 
خانه دایی ام زندگی می کردیم. چندماهی می شد که پدر را ندیده 

بودیم.
 پدر در کرمانشاه ماندند؟  .

پدرم در وزارت راه، تکنیسین ماشین آلات سنگین بود. در واقع 
وزارت راهی ها را در شــهر نگه داشته بودند که اگر نیاز به نیروی 
حرفه ای بود، بتوانند از آنها استفاده کنند (برای ساختن پل، جاده 
و تعمیر ماشین و از این جور کارها). این اتفاق در روز بسیار شومی 
افتاد؛ درســت ســاعت یک و ۵۵ دقیقه بعدازظهــرِ ۲۳ دی ماه 
۱۳۶۵. عراقی ها، ده ها هواپیما را به آســمان کرمانشــاه فرستاده 
بودند و ۴۰ نقطه شهر را یک ساعت بمباران کردند. بابا در ماشین 
محل کار به ســمت خانه می رفته که با راکت ماشــین را نزدیک 
همان خیابانی که زندگی می کردیم، می زنند. آن زمان کرمانشــاه 

تقریبا خالی از سکنه بود.
 رفتن از ایران را از ابتدا در سر داشتی یا واقعا دل کندن از ایران   .

برایت سخت بود؟
یک طورهایــی بلــه! - به  واســطه حضور خواهــرم - ولی 
دل کندن که واقعا هیچ وقت اتفاق نمی افتد، یک حضور تنگاتنگ 
است. تن انسان جایی  است و حضور معنوی اش آنجا که به دنیا 
آمده. حداقل برای من این گونه اســت. این قضیه شاید در ذهن 
من نسبت به بقیه پررنگ تر هم باشد، چون خوراکم، خط، هنر و 
عرفان ایرانی  اســت و هیچ وقت از آنها جدا نمی شوم. هسته ای 
که به من غذا می رســاند همچنان درون ایران است. تَنم جایی  
است، اما هوش، حواس و نگاهم جایی دیگر. همه چیز به نظرم 
در ایران اتفاق می افتد. در واقع تنها یک مهاجرت تَنی اســت و 
نه روحی. علاوه بر اینها، ادبیاتی که می خوانم هم خیلی ایرانی 
اســت (البته ممکن است خیلی ایرانی، واژه دقیقی نباشد). من 
به صوفی  گری و تصوف علاقه مندم و از «شــمس»، «مولوی»، 
«خرقانی» و «غزالــی» و... ارتزاق می کنــم و هرچه می خوانم 
عمدتا در این حوزه اســت؛ این کشــش و میلم را به ایران بیشتر 
می کند. وحدتی که به واســطه این چندوجهی از ایران می گیرم، 

شاکله اندیشه و زیست من است.
 افراد رشــته های فنی - مهندسی راحت تر هســتند و آدم ها   .

می توانند در هر فرهنگی دنبال علمــی که دارند بروند، اما در هنر 
همواره تغییر فضای زیست و زندگی بسیار اثرگذار است. گفتی که 
حدود ۱۲ سال است در آمریکا به سر می بری، اما هنوز خودت را از 
لحاظ فرهنگی و معنوی متصل به اینجا می دانی. جدا از کتاب ها و 

مطالعاتت چه چیزی تو را به ایران متصل می کند؟
چیزی که در نظر دارم بگویم احتمالا از نظر خیلی ها اشــتباه 
اســت، اما این تلقی من نسبت به زندگی  است. جهانِ من، جهانِ 
جادوســت و همه را از دریچه راز می بینــم. زاویه دیدم، رازگونه 
و رازورزانه اســت. وقتــی از این دریچه به زندگــی نگاه می کنم، 
معادلات و روابط متفاوت می شوند و ارتباط درونی شان از جنس 
دیگری. من وجودم را گستره ای از داده ها می بینم ــ از واحدهای 
کوچک اطلاعاتی ــ که به نظرم در ایران شکل گرفته و از اجدادم 
به من رســیده. چون این اطلاعات در من وجود دارد، همیشــه با 
من است. توصیف این موضوع برایم قدری دشوار است؛ یک طور 
ارتباط درونی  است با تاریخ و فرهنگ پشت سرمان بدون انقطاع. 
باور نمی کنید، وقت راه رفتن، یــک مقدار که جای حضورم را گم 
می کنــم، با دیدن خانه ای آجری، احســاس می کنــم در یکی از 
کوچه های تهرانم، یکی از این خانه ها می خواهم تا تهران و ایران 
را تداعی کنم و همان طورکه گفتم تغذیه فرهنگی ام همیشه از و 
در ایران اتفاق می افتد. معماری که به جای خود، نگارگری، خط، 
موســیقی، فرش و فارغ از اینها خود رفاقتی است که با ایده ایران 

دارم؛ رفیقی  است که از هم دل نمی کَنیم.
 با ایرانی ها که کار می کنی این فرهنگ و سلیقه می تواند خیلی به   .

هم نزدیک باشد، اما اگر سفارشی از فرهنگ یا زبان دیگری بگیری، 
اما با ســلیقه ایرانی به سمت آن بروی، آیا مواجهه های متفاوتی 
می گیری و آنها هم با ســلیقه ات همراه می شوند یا به خاطر نوع 

سلیقه ات نپذیرفته اند؟
عمدتا با ســلیقه همراه می شوند، چون اینها معمولا کارها را 
می بینند و بعد ســفارش می دهند. در واقع همان فرهنگی که در 

ایران جاری  اســت اینجا هم کارکرد دارد. شــما از کار یک طراح 
خوش تــان می آید و به او ســفارش می دهید؛ اینجــا هم دقیقا 
همان طور اســت. یعنی پیــش از اینکه به من ســفارش بدهند 
انتخاب خودشــان را کرده اند و دقیقا به خاطر همان تفاوت نگاه 
اســت که با منِ نوعــی کار می کنند. پالت رنــگ، ترکیب بندی  و 
دست مایه تصویری که خلق می کنم با مال آنها فرق دارد و شاید 
همین غریبگی است که برایشان مطلوب است. این عدم ورود به 

فضای ذهنی.
طراحی فونت فارســی برایت جذاب  تر است یا انگلیسی   .

و چقدر تجربه فونت انگلیســی یا زبان دیگری جز فارسی را 
داشته ای؟

شــاید قدری خوش شــانس بودم که توانســتم با گوگل چند 
پــروژه فونت کار کنم. کار با گوگل، کار روی پروژ ه ای چندفرهنگی 
بــود و همین باب آشــنایی من با طراحانی شــد که روی خطوط 
کــره ای، هندی، عبری و... کار می کنند. خودبه خود چون از طریق 
کنفرانس ها با این افراد ارتبــاط دارم، رابطه ای بین من و خطوط 
دیگر شــکل گرفته و هنگام کار روی یک پروژه چندزبانه - به طور 
هم زمان - حواســم هســت که دیگران چــه می کنند، ضخامت 
خطوط شان چقدر است، شکستگی ها کجاست، لهجه کار چیست 
تا بتوانم همین شیوه را اعمال کنم تا خروجی یکدست شود. فارغ 
از آن، خود فضای خط، من را به آن سمت می کشاند که همیشه 
شــاخک هایم تیز باشــد که چه کســی، چه کار می کند. روی این 

مسائل تا حدودی جست وجوگر و کنجکاوم.
 کدام یک از اینها برایت جذابیت دارد؟ همچنان خط فارســی   .

جذاب است یا زبان دیگری هم بوده که طراحی فونت  آن برایت 
جذاب باشد؟

غیر از فارســی، طراحی فونت انگلیسی در یکی از پروژ ه های 
گــوگل هم با خودم بــود و در نهایت یک طــراح آمریکایی آن را 
رتوش کرد و عیب و ایرادهایــش را گرفت (آن زمان هنوز در این 
رشته تحصیل نکرده بودم). اما واقعیت این است که فوت چیزی 
مانند لهجه اســت؛ کافی است فونتِ یک طراح لبنانی را ببینیم، 
بــه محض نگاه کردن می فهمیم آن را یک ایرانی کار نکرده چون 
بیان، ضخامت و پیچش های آن، زیرساخت فرهنگی دارد. طبیعتا 
ما زمان طراحی، ظرافت بیشتری اعمال می کنیم، چون اصفهان 
رفته ایم، طاق دیده ایم، گنبد شــیخ لطف االله و سی وسه پل، یزد، ما 
روی فرش زندگی می کنیم. در واقع نوعی ارتباط زیبایی شناســی 
بین تمام اجزای هنرهای ســنتی، صنایع دســتی و کاربردی مان 
وجود داشــته و تا حدودی دارد. آن یگانگــیِ فرهنگ «ذن» را ما 
بسیار پیش تر به قوام رســانده بودیم و در تمام ابعاد داشتیم. ما 
در کارها و معماری مان منحنی زیاد داریم، در موســیقی مان هم 
همین طور. این در روحیه مان هســت و زمان طراحی بدون اینکه 
بفهمیــم، از آن اســتفاده می کنیم. این در خطوطــی که نتیجه 
فرهنگ ایرانی  اســت هم قابل پیگیری  و عیان است. من می دانم 
که علاقه ام به خط فارســی، به خاطر آن زیرساخت ها از هر چیز 
دیگری بیشتر است. واقعیت این است که طراحی فونت انگلیسی 
آن قدرها پیچیده نیست. به میزان کافی روی این مسئله مطالعه 
شــده و کتاب ها و مراکز آموزشی زیادی در این زمینه وجود دارد. 
با یک مربع  طوری کار دارید که تمام نســبت هایش از قبل تعیین 
شــده و تنها لازم است نوع دایره، لهجه و ســاختار موردنظرتان 
را انتخاب کرده و شــروع به کار کنید. احتمالا به نتیجه مطلوبی 
می رسید اگر دانش و خلاقیتی داشته باشید. اما فارسی پیچیدگی 
دارد؛ وقتی با دنیای خط فارســی مواجه می شــویم با گستره ای 
از نســخ تــا شکسته نســتعلیق روبه روییم؛ از گــردش قلم، دور، 
ســطر، تا انحنا، ضخامت و ویژگی های رفتاری گرفته تا جایی که 
اســتفاده می شوند. در مساجد، کتیبه ثلث و نستعلیق داریم ولی 
کارکردِ شکســته مان جایی  است که می خواهیم نامه ای عاشقانه 
بنویسیم. ما با نسخ نامه عاشقانه نمی نویسیم یا بهتر است بگویم 

نمی نوشته ایم.
 آیا می توان گفت از نظر تو به عنوان طراح گرافیک زبان فارسی   .

فضای خلاقانه تری ایجاد می کند و فضای کار بیشــتری نسبت به 
زبان های دیگر دارد؟

یک بخش این اســت که به واسطه تســلط من و بخش دوم 
هم همان طور که در ســؤال قبلی گفتــم، در نهایت، وقتی فونت 
انگلیســی کار می کنم، همــه می فهمند آن را یــک آدمِ بومی و 
انگلیسی زبان کار نکرده است. برای مثال، یک فونت انگلیسی که 
کار یک اسپانیایی زبان یا اروپایی  است، با آنچه طراحان آمریکایی 
تولید می کنند، کاملا متفاوت اســت. خودشــان به محض اینکه 

فونــت را می بینند، متوجه می شــوند آن را آدمــی که در کجای 
اروپا زندگی می کند، طراحی کرده است؛ یعنی حتی در انگلیسی 
هم این تفاوت ها بارز اســت. کار طراحان هلندی و داچ، کاملا از 
لحاظ زیبایی شناســی با آمریکایی ها فرق می کنــد. علاوه بر اینها 
باید بخش مالی قضیه را هم در نظر بگیریم؛ اینکه کمپانی هایی 
مانند فیس بوک، گوگل یا شــرکت های ماشین سازی بزرگ، چقدر 
می تواننــد بر رواج و عمومی ســازی نوعی از فونــت و نگاه تأثیر 
بگذارند هم قابل ملاحظه اســت. حداقل در انگلیسی این اتفاق 
زیاد می افتد. یعنی کافی است گروه طراحی شان، ساختار و جهت 
جدیدی را هدف گرفته باشــد و از طراحــی خاصی برای این  کار 
اســتفاده کنند، یک باره می بینید که تمــام جامعه مقداری به آن 

سمت متمایل می شود. 
به دلایــل تجاری بــودن، ســفارش پذیربودن و... چقدر   .

گرافیک را هنر به معنای نقاشی یا خیلی از هنرهای دیگر، هنر 
می دانــی و اگر بخواهی از هنربــودن گرافیک دفاع کنی، چه 

خواهی گفت؟
احتمــالا حرفی که می زنــم به مذاق خیلی هــا خوش نیاید 
امــا هنر معاصر خودمان را این طــور می بینم. به نظرم از معدود 
دریچه هایی کــه الان می توانیم از آن به زاویه «دید ایرانی» تعبیر 
کنیم، شاید طراحی گرافیک آن هم به دلیل عناصر بصری- خطی 
و درنهایت رســالت موجود در آن باشــد. نه اینکه حالا طراحی 
گرافیک مان در رأس این هرم ایستاده باشد ولی کار قابل اعتنا زیاد 
تولید می شود. من حواسم به نقاشی و معماری هست، موسیقی 
را هــم حرفه ای دنبال می کنم. اما خیلــی از اوقات آدم هایی که 
در ایران فعالیت می کنند - و شناخته شده هستند -اگر کارشان را 
نگاه کنیم، امکان ندارد بفهمیم که یک ایرانی زبان، پشــت این اثر 
ایســتاده و در تمام زندگی، پایش را از ایران بیرون نگذاشته است. 
این موضوع برای خیلی ها نکته مثبتی تلقی می شود - این جهانی 
و چندزبانی بودن را می گویم، البته به زعم خودشــان - اما برای 
من دقیقا عکس این است؛ اگر کار را در ادامه فرهنگ ایرانی نبینم، 
ارزشش برایم از دست می رود. فکر می کنم طراحی پوسترمان از 
یک جایی به بعد، لهجه ایرانی به خود گرفت و در ادامه فرهنگ 
تصویــری - معرفتی قبل از خودش راهش را بــاز کرد. به نظرم 
این جایگاه گرافیک را پراهمیت می کند؛ کاری که طراحان گرافیک 
بــرای صدور فرهنگ ایرانی انجام دادند، هیچ کدام از نقاشــان ما 

نکرده اند.
 از نظر شما هنر است به دلیل اینکه می تواند زبان جهانی برای   .

ما داشته باشد؟
به نظرم هنر ایرانی، نباید زبان جهانی داشــته باشد. موضوع 
بر ســر گفت وگو اســت. وقتی می گوییم زبان جهانی، انگار چیز 
مشــترکی این وســط وجود دارد که ما بخشــی از آن نیســتیم و 
باید باشــیم. واقعیت این اســت که طرف مقابل با ما وارد سخن 
نمی شود و ما برای برقرای این ارتباط، زبان درونی خودمان را هم 
از دست داده ایم. به زور می خواهیم با کسی حرف بزنیم که مقابل 
ما نیســت. اگر کاری از غنای فرهنگــی و ابعاد معرفتی خودش 
ریشــه گرفته باشــد، راهش را باز می کند. در واقع، طرف مقابل را 
مجبور به ســخن و فهم گفتمان فرهنگی و بین فرهنگی می کند. 
برای من موضوع فقط صدور اســت. مثال فراوان داریم، مولوی، 

عطار و از معاصرها کیارستمی و کلهر.
 اگر بخواهی انتخاب کنی، چه چیزی در ایران به لحاظ گرافیکی   .

برایت جذاب است که آن را طراحی یا بازطراحی کنی و به نوعی 
آن را تو ساخته باشی؟

گنبد شیخ لطف االله، آینه  کاری های حرم، طرح باغ ایرانیِ روی 
فرش، مناره ها، شبســتان  ها، بازار و تیمچه ، زورخانه و به طورکلی 
شیفته برج های آجری و به طور خیلی مشخص «میل» های وسط 
کویــر و نقش مایه های آنها هســتم؛ حتی اگــر ماهیت گرافیکی 
نداشته باشند که دارند. بیشتر وجوه هنری - فرهنگی این سرزمین، 
نفسم را بند می آورد. در هر دوره، جادوی چیزی مسخم می کند؛ 
چند وقتی  اســت که مدام با خیال کاروان ســرا به خواب می روم. 
فکــر کاروانی که دارد ادویه و پارچه می برد (بوی دارچین و زیره) 
و مردمانی زیر نور مهتاب که نقشــه آسمان را بلدند و حکایت ها 
دارند. کســی معرکه گرفته، جادوگری در میان است، در گوشه ای 
یکی دارد آتش می خورد و بعد صدای زنگ شــترها را می شنوم، 
کســی را تصور می  کنم به شوق دیدار پیری و بعد جادوی ایران و 
عرفان و ســماع و «میلی» که فانوسی کویری  است و در آن میان 
می درخشــد. کاش تمام اینها را زندگــی کرده بودم - بکنم - چه 

برسد به طراحی و بازطراحی شان... .

یادداشت نگاه

تجسمیتجسمی

شرمین  دالوند

جهان من جهان جادوست و همه چیز  را به شکل یک راز  می بینم

اهل تجربه  ام
حسین گنجی: کورش بیگ پور مستقر در لس آنجلس، گرافیست و هنرمند، برنده جوایز 
معتبر بین المللی اســت که آثارش در بیش از ۲۰ کشــور دنیا منتشــر شده است. او با 
سرمقاله ها و مصاحبه های بی شماری که مجموعه ای پرکار از طراحی مدرن-ادغام شده-
سنتی را به نمایش می گذارند، مشــغول به فعالیت است. او مدرک کارشناسی خود را 
در ســال ۱۳۸۲ از دانشگاه هنر تهران و پس از چند سال کار و شرکت در نمایشگاه های 
متعدد، کارشناسی ارشدش را پس از مهاجرت در رشته هنر معاصر و طراحی از دانشگاه 
لیمکوکینگ مالزی دریافت کرده اســت. کورش سال ۱۳۹۱ به ایالات متحده نقل مکان 
کرد و با تأسیس استودیوی شخصی خود، برای سفارش دهنده های مختلف مشغول به 
کار و طراحی شده است. در طول دهه گذشته، از این طیف وسیع می توان به موزه های 

براد، گتی و پاورهاوس و مجموعه هایی نظیر گوگل، کانادا تایپ و مؤسسات دانشگاهی 
و آموزشی مانند UCI، UCLA،NEIU و OSU اشاره کرد. از همان سال های شروع به 
فعالیت، تایپوگرافی و خط فارســی دغدغه یگانه او بوده است. با توجه به این علاقه، 
او در این حوزه بســیار فعال بوده، فونت طراحی کرده، در کنفرانس ها شرکت و راجع 
به خط فارسی گفته، نوشته و در آمریکا، در رشته طراحی تایپ در مقطع فوق لیسانس 
به تحصیل مشــغول شده است. کورش بیگ پور را سال های مدیدی  است که به همین 
واسطه می شناسم. فرصتی دست داد تا با او به گفت و گو بنشینم، البته او در سوی دیگر 
دنیا و من در این ســوی جهان. مصاحبه پیش رو بخــش کوتاهی از گفت وگوی بلندی  

است که به بهانه انتشار مجموعه کارهای گرافیکش در سال پیش رو با او داشته ام.

گفت وگو  با  کورش بیگ پور، طراح و گرافیست

جاوید  رمضانی


